








































This MA  dissertation  tries  to  find  a  common  ground  among  the  five  performances 
presented and the thought of Diotima group. This group is a philosophical community 
of women, born  in  the heart of  the University of Verona  that  studies  the difference 
feminism. It takes as its departing point the term "negative", on which they reflect, from 
the  ideas  expressed  by  the  psychoanalyst  André Green.  Visions  of  other  revisionist 
feminisms  that  link us with  a  vivid  reality  are  also explored. We use  these  ideas  to 






















Máster, por  la esmerada  lectura que ha  realizado,  sus acertadas aportaciones, y por 







su  cruce  por  mi  camino  aun  siendo  breve,  ha  sido  para  expresarme  su  aliento  y 
confianza. 
















ser  ejercido  a  través  de  la  certeza  de  la  visión  inmediata  que  el 
conocimiento  ya  logrado  puede  ofrecer.  Este  pasaje  a  través  de  la 
oscuridad  crea  las  condiciones  en  las  cuales  quizá  pueda  darse  la 
experiencia de una nueva epifanía”. 































































































parámetros  intimistas,  cercanos  al  legado  feminista  que  apuesta  por  recuperar  la 
subjetividad  femenina. No pensamos por ello que el  tono  intimista del  trabajo deba 
sustraer fuerza o compromiso al mismo. Por el hecho de que se trate de un trabajo que 
mira hacia un interior, desde ese interior se contempla la relación con un mundo que en 













de  creencias,  ideas  y  conceptos  para  llegar  a  conocer  los  deseos  que  de  verdad 
tenemos". 1 
En este sentido la experiencia artística puede llegar a ser la catalizadora de modelos de 













han  servido para  reflexionar desde  la propia  acción  sobre  esas  categorías  a  las que 
vivimos  adscritas.  La  mirada  aportada  desde  el  Feminismo  de  la  Diferencia,  solo 
pretende ofrecernos una visión del presente a  las  cuestiones, a  través de  las  cuales 
nosotras interpretamos el mundo o el mundo nos interpreta a nosotras. La performance, 
en este  sentido,  supone  realizar un  intento de  transitar por esas  relaciones entre el 
cuerpo, y su configuración  tanto interna como externa. Explorar en los recovecos de lo 
visible y lo invisible, en los pliegues de la memoria y la piel. 














que  en  ese  instante  somos  un  cuerpo  procesual.  Unas  imágenes  que  han  ido 
apareciendo en la percepción, que se han ido componiendo, reordenando, en los días o 






















normativizados.  También  nos  enfrentamos  a  las  interacciones  que  provocamos  con 
nuestra presencia. En  tanto  insertamos nuestro  cuerpo en  la  creación performativa, 
ofrecemos al espectador una lectura de representación a través de la cual, al producir 
un acontecimiento donde ambos  cuerpos  (artista‐público)  tratan de  reconocerse,  se 
genera un encuentro siempre nuevo e imprevisible. Juan Martín Prada nos explica que 
"...ante  una  obra  el  espectador  no  solo  disfruta  o  se  sorprende,  sino  que  crece 
expandiendo su horizonte vital por  caminos sutiles poco transitados, poco frecuentes, 


















































creativa.  Aunque  no  constituyan  el  corpus  teórico,  contribuyen  a  nutrir  parte  del 
pensamiento que ampara este trabajo y la obra presentada.   
Proseguir el camino de  investigar, acceder a  lecturas, tanto a textos teóricos como al 
conocimiento  de  la  obra  de  diferentes  artistas  relacionadas  con  el  feminismo  de  la 
diferencia. Y para poder entenderlo dentro del contexto actual, profundizar tanto  en la 
historia, como en el estado actual de los diferentes movimientos feministas y su reflejo 
en  la realidad artística actual.  Indagar en el pensamiento de  las filósofas  italianas del 
grupo Diótima, así como en la línea trazada en torno a la idea de "lo negativo". 












artística  propia. Delinear  un  contexto  teórico  para  la  producción  personal  de  obra. 
Reflexionar acerca de  las nociones de  lo negativo,  cuerpo, performance,  feminismo, 
diferencia; establecer unas relaciones y puesta en diálogo entre ellas, vinculándolas a 
los discursos contemporáneos dentro del arte. 
‐Examinar  las  experiencias  artísticas  relacionadas  con  performance  y  mujeres, 
enmarcando  las  obras  citadas  en  su  contexto.  Establecer  un  diálogo  entre  cuerpo, 
subjetividad, creación; y ello a partir de un enfoque del feminismo de la diferencia. 
‐Reflexionar  acerca  del  trabajo  artístico  propio,  relacionándolo  con  obras  de  otras 
artistas que hayan servido de referente en la evolución de la creatividad personal. 
‐Dilucidar si el presente trabajo, a través de una línea de investigación relacionada puede 






personal,  investigando  en  antecedentes  de  referencia.  En  la  contextualización 
conceptual,  que  se  desarrollará  a  partir  del  segundo  capítulo,  se  tomarán  como 
referentes teóricos los estudios sobre el cuerpo realizados por Amelia Jones en El cuerpo 
del artista, y el de Peggy Phelan Arte y Feminismo. También, más específicamente de las 
cuestiones  performativas,  nos  fundamentaremos  en  Estética  de  lo  performativo,  de 
Erika  Fischer‐Lichte.  Se examinarán  también  artículos  y publicaciones  recientes, que 
aporten  cuál es el estado actual de la performance en relación al cuerpo femenino. 
Por  lo  que  respecta  a  la  reflexión  que  fundamenta  la  visión  del  trabajo,  tratará  de 






la  del  pasado,  sin  caer  en  falacias  idealistas".5 Nos  centraremos  en  concreto  en  La 
mágica fuerza de lo negativo, un conjunto se ensayos de diversas autoras entre las que 
se encuentran Luisa Muraro, Chiara Zamboni, Diana Sartori, Donnatella Franchi, entre 
otras.  Asimismo  estará  presente,  la  influencia  de  lecturas  complementarias, 
relacionadas  con  el  tema  propuesto,  textos  precedentes  de  teóricos  del  arte,  del 






































           

















territorio  de  búsqueda  de  libertad,  para  dejar  crecer  una  creatividad  libre  de 
domesticaciones.  Es  sin  embargo,  la  forma  de  buscar  y  afrontar  esa  libertad, 
evidentemente  relacionada  con  el  territorio  artístico,  pero  en  el  fondo  planteando 
cuestiones  que  van  más  allá,  lo  que  proponen  estás  páginas.  Y  es  este  término, 
"negativo", tan despreciado en una sociedad que propone constantemente fórmulas de 
consumo de "lo positivo", el que  tratará de bordear en  las obras que  lo acompañan, 
transitando por zonas del arte, en las que confluyen  el soma y la psique. 
El  término "negativo",  tal como aquí se  trata es analizado por el psicoanalista André 
Green7  y  se  vale  de  él  para  explicar  algunas  manifestaciones  psicológicas.  La 
negativización  o  supresión  del  presente  como  ocurre  en  los  estados  alucinatorios 
negativos, o en los estados de represión. La investidura de lo desaparecido, al otorgarle 
al hueco, al vacío o al duelo, el poder de  la  identificación. Lo traumático es  incluso el 
acontecimiento no sucedido, debido al importante lugar que deja el vacío ocupado por 

















las mujeres vivimos a nivel global. Violencia y opresión no es  lo mismo en  todos  los 
lugares  del  mundo,  sin  embargo,  de  un  modo  u  otro,  su  finalidad  es  siempre  la 
destrucción del sujeto. Con este Trabajo Final de Máster realizamos una reflexión sobre 









distintos  de  orientación,  aspiración  y  género.  Pero  por  suerte  "....el  raciocinio  nos 
permite definir  categorías mientras que  el  arte nos  ofrece  armas para oponernos  a 
ellas".9 
A esta  visión  se une  la práctica de performance  con  la  intención de explorar en  los 










producen  y  alimentan".10  En  la  performance  realizada  por  mujeres  entendemos  el 




en  la  semiótica  de  las  imágenes  performativas,  que  evolucionaron  de  un  lenguaje 




con  las fuerzas más profundas de  lo vivido; de  lo que ha sido de modo discreto, sutil. 
Hay una búsqueda de que el concepto no oculte  lo vital,  lo orgánico,  lo matérico:  la 
corporeidad puede ser una forma radical de libertad. Que el gesto, no quede subyugado 





Realizamos  un  breve  recordatorio  del  contexto  en  el  que  surgieron  los  esbozos  del 




que  aquello  que  había  sido  vivido  como  personal,  respondía  en  realidad  a  las 
superestructuras políticas, que configuraban la sociedad de una determinada manera. 
Por  lo  tanto,  si  sus  vidas  no  respondían  a  leyes  inextricables,  se  podían  rehacer, 











analizar,  los  diferentes  feminismos  que  marcaron  las  inquietudes  y  luchas  de  los 
diferentes  grupos  de  mujeres.  Contextualizamos  este  trabajo  de  obra  práctica,  en 
aquellos conceptos que creemos que nos aportan la mirada complementaria, realizada 
por  artistas  o  teóricas,  para  poder  explicar mejor  el  trabajo  presentado  como  obra 
artística. Aquello que nos interesa, viene aportado por el feminismo esencialista, cuyas 
exploraciones  en  torno  al  cuerpo  y  la  subjetividad,  modificaron  la  conexión  de  la 
experiencia  artística  visual,  y  su  vínculo  con  la  expresión.  Estas  aportaciones  son 
fundamentales como marcos diferentes tanto de la creación, como de las lecturas de la 
obra. Subraya Peggy Phelan: "El énfasis de las artistas feministas en la vida cotidiana, en 
lo  familiar  y  en  lo  emocional  ayudó  a  entablar un debate  importante  en  torno  a  la 
















“...Así, criticaron  la celebración de  la feminidad  innata y  la recuperación de  la cultura 
femenina  tradicional,  por  considerar  que  estas  confinaban  a  las  mujeres  a  esferas 
biológicas  y  culturales  aisladas:  pusieron  en  duda  el  potencial  subversivo  de  lo 
"femenino",  por  temor  a  que  las  mujeres  quedaran  relegadas  al  lado  negativo  del 
lenguaje, e impugnaron el énfasis depositado en la experiencia personal aduciendo que 
implicaba un individualismo extremo y ajeno al subconsciente".13  






















el  debate  esencialista  en  los  años  noventa,  muchas  feministas  calificadas  con  este 




Entre  1993  y  1994,  se  realizaron  en  Estados  Unidos  y  Reino  Unido  una  serie  de 
exposiciones  bajo  el  título  de  Bad  Girls,16  donde  se  trató  de  establecer  la  debida 
correspondencia  entre  precursoras  como  Louise  Bourgeois,  y  otras  artistas 




violencia  o  la  droga,  que  desde  una  vocación  autobiográfica  narraban  experiencias 
contemporáneas.17  
Para Phegyy Phelan, una de las mejores aportaciones que realizó el esencialismo, en los 
años  ochenta,  fue  sostener  que  "...era  imposible  crear  un  sistema  de  expresión 
femenino central y "universal" totalmente ajeno a la cultura y a los medios". También 



















sujeto  como  al  entorno  que  lo  habita.  Es  decir,  a  nuestro  cuerpo  único  al  que 







Así  el  cuerpo  es  escrito  a  través  de  la  biografía  en  la  que  vamos  creciendo,  en  la 
subjetividad interna que nos configura, pero es también escrito por numerosos  órdenes 
ajenos  a  nosotros,  que  sin  embargo  se  van  incrustando  sobre  nuestra  piel,  hasta 
determinar  cómo  acabamos  siendo  configurados.  Los  artistas  nombrados  a 
continuación utilizan el cuerpo a modo de bloc sobre el que escribir en la carnalidad de 
la propia piel (Chris Burden), dejando huella y marca sobre ella (Gina Pane). Hay una 
escritura  creativa  y  visual  sobre  la  inmediatez  de  la  carne,  sobre  la  superficie  de  la 
dermis, que en ocasiones es incluso atravesada. 







enigmáticas  razones  para    la  creatividad.  Según  Tracey  Warr:  "Los  artistas  han 






Según esta misma autora,  los traumas causados por  las dos guerras mundiales con  la 
rotura literal de los cuerpos en los campos de batalla en la primera guerra mundial, y la 
progresiva aniquilación masiva que se hizo del ser humano en la segunda, produjo que 
el  cuerpo  fuese  tratado  como  un  nuevo material  simbólico,  con  el  que  expresar  el 
trauma colectivo. En estos años, el cuerpo supuso un "descubrimiento", que se trató de 
explotar y explorar, en su sentido más amplio.20 
Según Amelia  Jones, es  a partir de  los  años 60,  cuando el  cuerpo, enraizado en  los 
profundos cambios sociales que se estaban produciendo, consigue dejar atrás la enorme 




cuerpo nace  con  la necesidad de  "ser", de existir, en  función del propio  "yo". A esa 
primera "sinceridad existencialista",  le viene una necesidad de  llevar el cuerpo tan al 







hacia  otras  derivas  del  cuerpo,  la  autorrepresentación  en  artistas  como  Yoko  Ono, 
Martha Rosler, o Valie Export, supera esta representación agresiva al presentar cuerpos 
femeninos arraigados socialmente, además de ser  identidades específicas.   "....en  las 
performances femeninas estadounidenses, el cuerpo histriónicamente viril de la action 







activo".22  Esa  aparición  de  una  nueva  forma  de  entender  la  performance  como 
expresión  no  solo  del  sujeto  herido  sino  como  presentación  de  un  nuevo  sujeto 
enraizado no solo en su subjetividad, sino en el contexto de una realidad social que lo 





















camisa.  En  un  acto  posterior,  se  vuelve  hacia  el  público  y  se  corta  las  dos mejillas, 
momento en el que según la propia artista, "la tensión se volvió insoportable".23  












































nuevo  lenguaje,  que  anticipó  un modo  de  vivir  la  creatividad  artística  ampliamente 














su  vagina  una  especie  de  portarrollos,  con  escritos  de  otro  libro  suyo  sobre  temas 
feministas. Esta performance, constituía la culminación sobre las investigaciones de la 
autora,  en  torno  al  espacio  vulvar,  y  las  conexiones  con  los  atributos  de  las  diosas 
ancestrales.  Se  realizó  por  primera  vez,  como  parte  de  una  exposición  femenina  








expuesto a  la violencia social, nos  interesa destacar, el modo en que  la performance 
parte de la relación directa del espectador en la obra, sin la cual esta no hubiese sido 
posible, o no al menos de esta  forma. Si  la acción  sucedió, es porque el espectador 











La  performance  busca  hacer  un  llamamiento  a  los  estados  internos  del  espectador. 
Busca en la relación con el otro el nacimiento de una nueva experiencia que  proporcione 
a  ambos  una  nueva  manera  de  reconocerse.  Existe  en  la  esencia  del  propio  acto 






preconcebida,  sino  que  más  bien  generan  identidad,  y  ese  es  su  significado  más 
importante".26 
El arte siempre ha buscado una re significación de la realidad, que podríamos encontrar 
doblemente  en  la  performance  feminista.  Por  un  lado  el  mismo  acto  performativo 
genera, da lugar a una nueva entidad expresiva. Por otro, en la performance, las mujeres 
resignifican simbólicamente  toda  la carga emocional sedimentada durante siglos. Las 




arte  que  hace  como  la  mística,  renuncia  a  los  valores  estéticos  para  representar 
claramente lo negativo".27   
La performance feminista es ante todo, la búsqueda de ser presencia. Parafraseando a 























y el  conocimiento profundo  femenino,  representado en numerosas ocasiones por  la 























privado,  sujeto  y  objeto,  autor  y  espectador;  un  tipo  de  creatividad  que  connota 
enormemente la relación con el espacio". 31 
Con estas palabras, aunque no referidas específicamente a esta obra, pensamos que 











































Sin embargo para encontrar otros  vínculos  con el  cuerpo, en  lo que  se  refiere a  las 
relaciones  guardadas  con  este  trabajo  práctico,  se  indaga  en  otros  modos  en  que 
posteriormente es entendida la performance. El cuerpo no desaparece, ni se ausenta, 
pero sí suaviza su presencia. La performance se vale de otros elementos simbólicos, que 
en  combinación  con  el  cuerpo,  nos  invita  a  plantearnos  nuevas  cuestiones.  La 
















de  siempre. Puede que nuestros  ritmos de espera  se hayan  cambiado por  los de  la 
























Brasil,  Anna Maria Maiolino.  Su  obra  se  desarrolló  a  partir  de  los  años  sesenta,  su 
trabajo,  aunque  multidisciplinar,  se  centraba  en  reflexiones  sobre  la  identidad,  el 
lenguaje y el cuerpo. Sobre las relaciones de tránsito entre lo interno y lo externo, sobre 
la  condición de  lo  femenino en  relación  con el mundo exterior  y  sobre  la  identidad 
propia. Es una artista que habla sobre lo que se defeca, lo que se vomita, pero en vez de 
excrementarse o vomitarse a  sí misma, como  lo hacían artistas de  su  tiempo, utiliza 
materiales "limpios" como el barro para metaforizar sobre estas mismas cuestiones. Una 
constante  de  su  obra  es  la  identidad,  la  construcción  del  sujeto,  en  una  relación 
articulada a través del cuerpo. Según la misma artista el desarraigo formó parte de mirar 
con cierta distancia los condicionantes culturales de su entorno y de esta forma pudo 
encontrar  un  lenguaje  artístico  más  personal.  “Perdí  la  lógica,  la  obligación  de  ser 
coherente, me  liberé de  la catequesis. Gané  libertad”.36 Pudo entonces compensar a 





























90,  es  la  de  la  artista  colombiana  María  Teresa  Hincapié.  Nacida  en  la  ciudad    de 





Lo que nos  interesa de esta artista es esa  transición en el  lenguaje corporal, que  se 
aparta de la práctica radical del cuerpo, representada por las artistas citadas en la parte 
primera del trabajo. Si ahondamos en el sentido profundo de la obra creada por María 











es  explorada  a  través  de  "...las  imágenes  domésticas,  los  códigos  comunes  y  de  la 
representación de situaciones específicas (amante, madre, cocinera, artista)".  38En su 










espacio  y  en  un  horario  preciso:  la  interminable  duración  de  sus  acciones  pone  en 
evidencia que su destinatario final es en realidad ella misma, como una forma de dar 

















y  ante  todo  de  la  entrega  del  vivir.  Tal  como  ella misma  expresa:  “…la  sencillez,  lo 
elemental a diferencia de los filósofos que tienen un conocimiento más complejo, más 
elaborado con el que explican lo mismo que yo pero desde su mirada: a mí me tocó ser 
elemental y  sencillita, nada de  complicaciones porque  tuve que aprender de  la vida 












como  camino  de  construcción,  de  reflexión,  de  búsqueda  y  encuentro,  desde  sus 













performance  de  1992,  realiza  un  ejercicio  de  fusión  con  la  naturaleza,  con  la  que 
mantiene una intensa relación, y en la que puso su máxima entrega al irse a vivir sola 
durante tres años a  la Sierra, en medio de un espacio casi selvático. Para  la artista el 
cuerpo  y  la  naturaleza  formaban  parte  de  un  todo  que  se  relacionaban  de  modo 
indisoluble. María Teresa Hincapié, fue una mujer que entregó su vida a la condición de 
ser  artista,  llevándola  hasta  sus  últimas  consecuencias.  Sentimos  en  su  trabajo  la 
sinceridad de lo que María Zambrano define: “Indulgencia y sonrisa que viene a ser la 
compensación del temor de otros días, de ese temor que acompaña siempre como signo 





































Hemos podido  intuir á través de  los textos  leídos sobre su propio trabajo, o  incluso a 
través  de  los  textos  de  mujeres  que  reflexionan  a  través  de  lo  teórico,  que  en  la 
performance  realizada por mujeres,  (y  seguramente  también por algunos hombres), 
estos  tres  conceptos:  tiempo,  cuerpo  y  conocimiento,  adquieren  un  carácter  más 
vinculante a la esencialidad. Más ligado a la idea de entender la vida desde sus formas 














frente a  la velocidad de  lo masculino, de  lo urbano, de  lo civilizado, en el sentido de 

















En  la obra de performance   presentada en este Trabajo Final de Máster,  la noción de 




idea del cuerpo como un todo, donde se torna  indisoluble  lo físico con  lo psíquico,  lo 
corporal con lo transcendente.  
Otra  noción  que  hemos  querido  diferenciar  es  la  de  “conocimiento”:  los  griegos  lo 























humanas”.44  La  inutilidad mayor  si  cabe,  de  la  performance,  nos  constata  con más 




detenido  para  poder  recuperar  la  capacidad  del  juego  y  la  fantasía  que  un  día 
abandonamos. Buscamos poder expresar  los  indicios de que  lo  intangible, tal vez sea 
posible,  al  sentir  que  nuestro  conocimiento,  es  capaz  de  extenderse más  allá  de  lo 
















































de  las  mismas  tanto  la  forma  personal  del  yo  como  la  tercera  persona  o  el  plural 
mayestático  La  razón  ha  sido  que  en  determinadas  descripciones  resultaba 
tremendamente  difícil,  y  un  tanto  artificioso,  desprenderse  de  la  singularidad  de  la 













































forma,  el    ritmo  de  la  pieza,  el  tiempo  de  realización,  la  repetición  de  los 
elementos...Todo  este  conjunto  de  consideraciones,  al  menos  en  aquel  momento, 

















La  acción  consiste  en  cogerlos  con  delicadeza,  y  de  uno  en  uno,  ir  lanzándolos 
suavemente por el suelo, deslizándose mientras ruedan. Son tomados con  la máxima 
suavidad, tratándolos como  lo frágiles que son, pero se  lanzan con cierta fuerza para 






todos  los  huevos  han  sido  lanzados  y  forman  una  imagen  en  el  suelo,  acaba  la 
performance. 
 Los  huevos  son  lanzados  por  todo  el  espacio,  configurando  un  dibujo  de  formas 
aleatorias. El público mantiene el silencio, solo roto en el momento en que los huevos 
también se fragmentan. Parece que esas insignificantes roturas, provocan un golpeteo 
en  los  asistentes.  Una  exclamación,  vinculada  a  cada  una  de  las  subjetividades  allí 







violento  al  nuevo  ser.  La  violencia  forma  parte  de  la  vida  y  se  origina  en múltiples 




Anna  María  Maiolino  en  Entrevidas,  performance  que  hemos  comentado 
anteriormente, nos remitía también a la fragilidad y a las relaciones que conforman lo 
individual con lo social. En Nacimiento sentimos lo paradójico de la existencia al jugar al 




como el  amor,  la  autenticidad,  la  virtud...en un  falso orden patriarcal que pretende 
separar lo privado/público, como si ambos no guardasen relación entre sí. En el orden 
patriarcal  vale  la  fuerza,  la  ley,  el  interés..., mientras  que  lo  "positivo"  ha  quedado 
relegado al orden privado de las mujeres. 45 






















































                                                                         





































la que  la mujer  acata  su papel  tradicional  con  referentes  a  la  cocina, pero  también 
manifiesta una insumisión ante ese papel del que desea librarse; rasga una investidura 














dado  cuenta  de  que    los monos  de  trabajo  no  nos  proporcionan más  poder  que  el 
delantal de la cocina. Acoplándolo a otro contexto, nos servimos de esta reflexión, para 




nos  hemos  ausentado  todavía  más  de  la  posibilidad  de  ser  libres  y  creativas.47  Al 
habernos  sido destruidos  los modelos ancestrales arquetípicos, hemos  realizado una 
revolución  un  tanto  equívoca,  centrándola  solo  en  los  beneficios  de  tipo  material, 
olvidando aquello que nos conforma, en nuestro ser fundamental. Todo esto nos hace 
vivir  profundamente  agotadas,  atrapadas  en  un  eterno  modelo  de  juventud, 
producción, consumo y frente a una falsa apariencia de liberación.  
Así nos  continuamos  realizando  la  pregunta de  cómo narrarnos  a  nosotras mismas; 
cómo relatarnos a través del arte y más concretamente de  la performance. Para Juan 
Martín  Prada  “Las  mejores  manifestaciones  artísticas  evidenciarían,  ante  todo,  la 
posibilidad de pensar y vivir  fuera de  los estándares  culturales en  los que  tratan de 
































                             




























por  el  aspecto  viscoso  del  interior  del  huevo.  Me  tumbo  en  el  suelo  y  me  cubro 




Se  piensa  en  esta  acción  como  una  continuidad  de  "Nacimiento".  La  imagen  de  los 
huevos rotos de la anterior, sugiere realizar una nueva obra a partir del instante en que 
esta acción finaliza, seguir con el mismo lenguaje visual y con el discurso del que había 




















imperativo de un orden que nos  impulsa de  lo caótico a  lo ordenado. Nos  sentimos 



















































































planteamos  reflexionar  sobre  la  cuestión  del  contexto  en  el  cual  se  realiza  la 
performance  y  el  sentido  del  acto  performativo.  La  performance  tiene  carácter  de 
acontecimiento  y  en  ocasiones  parece  que  se  "inserte",  casi  como  una  prótesis,  en 
nuestro acontecer cotidiano; aunque en este caso parece que este hecho casi  forme 
parte del propio  significado de  la acción, aquello de  lo que  tratamos de hablar o de 
narrar, parece que se desgaja del contexto propio o apropiado, para formar parte de 
algo que no tiene nada que ver con nosotros. Es decir, un encuentro de arte abierto en 
el  que  hay  múltiples  y  diversos  tipos  de  participación,  nada  tiene  que  ver  con  los 
planteamientos  de  género  del  Trabajo  de  Fin  de  Máster  que  presentamos.  Esta 
puntualización  parece  útil  para  comentar  la  dificultad  de  realizar  las  obras  
performativas en un contexto mínimamente codificado, cuya  lectura de  la acción por 




Esta performance  se  realiza un  sábado a  las 12h de  la mañana, en el  claustro de  la 







cuya  tela  se  rasga apenas  se estira. Cuando acabo de enjuagar el pelo,  lo dejo  caer 
completamente mojado sobre la espalda. El agua va dibujando formas sobre el vestido, 
de modo que  el efecto provoca una cierta transparencia del cuerpo: un dentro‐fuera de 
él, un  territorio a medias entre  lo privado  y entre  lo que  se deja  ver. Me  levanto  y 
empiezo a dar vueltas circulares alrededor de la palangana, hasta llegar a siete u ocho, 
pero pierdo en ese  instante  la noción del  tiempo, en  realidad no  sé  cuántas  son. El 
tiempo kairós interviene, deteniendo la escena en una imagen repetida. Cuando dejo de 
dar vueltas me tumbo en el suelo y me cubro totalmente con la sábana. Vacío toda el 
agua  de  la  palangana  sobre mi  cuerpo,  de modo  que  la  sábana  queda  pegada  a  él 
dejando percibir  sus  formas.  Espero unos minutos  con  el  cuerpo  cubierto. Acaba  la 
acción. 
En  esta performance miramos  el paso del  tiempo  en  relación  a  lo  cotidiano, de  las 
repeticiones que nos  van  sucediendo, de  la  continuación de actos que por herencia 













un  breve  fragmento  de  tiempo,  condensado  en  el  arranque  creador  del  cuerpo. 
Representa a  su  vez,  la dicotomía  creativa de  la  fortaleza y  la  vulnerabilidad  vívidas 
conjuntamente,  cuando  poseemos  el  valor  de  exponer  el  cuerpo,  de  llevarlo  en 
ocasiones a límites incómodos, y de vernos diluidas en el enjuiciamiento de las miradas 




de  quedarse  perplejo,  inmóvil,  por  la  barbarie  que  asola  la  realidad.  Un  convulso 





de nuestro  tiempo pero  teniendo en cuenta cuál es el pasado que nos conforma:  la 
relación  existente  entre  lo  que  nos  constituye  en  el  momento  actual,  con  los 





quedaron  relegadas  al  ocultamiento,  casi  como  forma  de  poder  sobrevivir  a  la 
barbarie.51 Se  tuvieron que esconder  tras el silencio de  lo cotidiano:  la palangana, el 
agua,  la  lentitud. Se convirtieron en cuerpos arquetípicamente desaparecidos pues  la 
                                                            
50 Martín Prada, Juan. Op. Cit, p. 137 
















































                                 















Abad Catalán.  Es en el  salón de exposiciones de  la  Facultad de Ciencias  Sociales de 
Valencia. Hay numeroso y variado público, que en general guarda silencio. La sala es 
pequeña  y está ocupada por otras obras: esculturas,  instalaciones...de modo que  la 
acción se inserta como parte de  obras fijas y de algún modo, durante ese breve tiempo, 
dialoga con ellas. 


















El cuerpo de  la mujer con  frecuencia se  llena de  fluidos: el sexo,  la menstruación,  la 
maternidad,  la  leche que se derrama de  los pechos... provocando en ella sensaciones 









Lo  paradójico  forma  parte  de  la  esencialidad  femenina,  en  tanto  es  un  concepto 
indesligable de la propia vida, de ahí que en los actos performativos presentados en este 
Trabajo  Final  de Máster,  aparezcan materiales  utilizados  de  forma  poco  habitual,  y 
acciones en las que  la tensión se deja entrever, pero no se hace explícita. Se busca  la 
idea de juego entre la representación y el concepto: lo sutil con lo violento, lo placentero 
















fundamentales  que  constituyen  lo  esencial  de  nuestros  deseos  y  sin  embargo  son 
sustraídos del lenguaje común, arrancados  de nuestro modo de concebir la vida. 
El sexo deja de ser, en numerosas ocasiones, una opción libre, ligada a la naturaleza de 
la  propia  vida,  para  convertirse  en  obligación  por  imperante  continuo  del  sistema 



















































de  los  tanteos  frente a  la obra. Lo que empezó siendo casi una extensión de ciertos 
fragmentos vitales hacia  lo corpóreo, ha  ido adquiriendo una entidad singular que ha 
permitido  establecer  nuevas  relaciones  con  la  performance.  Se  siente  la  certeza  de 


















el  propio  cuerpo  no  es  siempre  feliz,  sin  embargo  destacaría  de  las  experiencias 
performáticas  aquí  presentadas  que  han  supuesto  un  desafío  para  las  complejas 
relaciones con las que nos miramos en los espejos de nuestra realidad. 
De los cinco trabajos presentados destacaría que en cada uno de ellos, se generó una 










para  poder  explicarnos  un  poco mejor  nuestro  habitar. No  importa  tanto  si  somos 
biológicamente diferentes;  la cuestión es cómo vivir, cómo darnos respuestas con  las 
diferencias que nos toca vivir, cómo  relatarnos a nosotras mismas y también ante los 




















como  en  relación  al  trabajo  en  arteterapia,  disciplina  para  la  que  esta  noción  es 
fundamental. 
Finalmente  existe  no  sólo  el  deseo  sino  la  ilusión  de  poder  continuar  realizando 
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